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This article offers a series of reflections on the relationships between the arts, especially between music and 
plastic arts, and underlines the need to promote cultural legacies at all educational levels. A variety of bac-
kgrounds are taken into account, and some proposals are offered that, without distorting musical teaching 
(which must be in charge of a teacher with sufficient musical training and knowing appropriate teaching 
methodologies), could be developed, with the necessary prudence, by a generalist teacher. It should be 
borne in mind that, currently, in the initial training of teachers in Spain, the curricula that implement the 
different universities are not the same. However, in all of them, you can find some subjects that offer an 
initial training in  fine arts and music, which try to provide the development of epistemological, technical 
and didactic competences. The weight of these subjects in curricula is likely to be relatively low for such 
high goals. For this reason, this article also presents some examples of experencies that could contribute 
to the linkage between the arts, through eminently practical activities, but with a theoretical basis, which 
can lead to deepening in some elements of the artistic languages involved and in the presence of symbols 
that appear repeatedly in the history of the arts.
Este artículo ofrece una serie de reflexiones acerca de las relaciones entre las artes, en especial entre 
música y artes plásticas, y subraya la necesidad de promover los legados culturales en todos los niveles 
educativos. Se tienen en cuenta antecedentes diversos, y se ofrecen algunas propuestas que, sin desna-
turalizar la enseñanza musical (que debe estar a cargo de un docente con formación musical suficiente y 
conocer metodologías de enseñanza adecuadas), podrían ser desarrolladas, con la prudencia necesaria, 
por un docente generalista. Hay que tener en cuenta que, actualmente, en la formación inicial de maes-
tros en España, los planes de estudios que implementan las distintas universidades son diferentes. Sin 
embargo, en todos puede encontrarse algunas asignaturas que ofrecen una formación inicial sobre artes 
plásticas y sobre música, que tratan de proporcionar el desarrollo de competencias epistemológicas, téc-
nicas y didácticas. Probablemente el peso de estas asignaturas en los planes de estudios sea relativamen-
te escaso para tan altos objetivos. Por esto, en este artículo también se presentan algunos ejemplos de 
experiencias que pueden contribuir a la vinculación entre las artes, mediante actividades eminentemente 
prácticas pero con un sustento teórico, que pueden propiciar la profundización en algunos elementos 
de los lenguajes artísticos implicados y en la presencia de símbolos que aparecen reiteradamente en la 
historia de las artes.
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Introducción
Susana Sarfson Gleizer
Universidad de Zaragoza
En general puede afirmarse que lo propio de la obra de arte es despertar al interlocutor a 
un mundo distinto, instalar un interrogante que remita al propio mundo interior del contem-
plador. Entonces hay una comunicación con el creador, donde interactúan sus intenciones, el 
reflejo de su contexto, y el mundo interior de quien recibe la obra. Evidentemente, el hecho 
de compartir la semántica de los códigos simbólicos que puedan estar implícitos permite una 
comprensión más rica de esa interlocución.
Es importante recordar que, aunque se buscan puntos de contacto o interconexión entre artes 
plásticas y musicales, ambos lenguajes tienen características distintivas, y un desarrollo técnico 
propio que es necesario dominar antes de intentar enseñar. Por esto, el hecho de referir la exis-
tencia de conexiones entre ambos no exime de la necesidad de dominio de la epistemología 
y de la técnica por parte de los docentes.
Las Poéticas 
(Aristóteles, Horacio, Hegel)
La formación de maestros tiene que resguardar su componente de formación humanística. En 
este ámbito, es ineludible la mención a las Poéticas, tratados donde se busca explicar todos los 
aspectos expresivos y técnicos de las artes. Muchos autores eminentes han considerado a la 
poesía como la más sublime entre las artes, pero para llegar a la poesía han tenido en cuenta 
los rasgos característicos de las artes plásticas y de la música. En este apartado se rescatan 
algunos conceptos cuyo conocimiento es básico dentro de una formación humanística, en 
relación con el tema planteado. Es decir, se mencionan conceptos básicos para el tema que 
nos ocupa, como parte del sustento teórico.
La Poética de Aristóteles intenta realizar una sistematización estética, aunque lo que hoy se 
conserva es una serie de fragmentos. Aunque, evidentemente, se centra en la expresión lite-
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raria, realiza referencias a otras artes, en especial a la música, dado que la literatura griega 
tenía en cuenta los ritmos en cada género y especie literaria. Un concepto presente en todas 
las artes es el de mímesis: el acercamiento hacia la imitación o reflejo de la realidad.
“Es así que (unos por su arte, otros por su costumbre) mimetizan muchas cosas u las describen sirviéndo-
se de colores y formas, otros se valen de la voz, como, por ejemplo, entre las artes mencionadas, todas 
mimetizan con el ritmo, con la palabra y con la armonía, combinados o no; por ejemplo, la aulética, la 
citarística y algunas otras tienen el mismo efecto, tal la siríngica, que se valen únicamente de la armonía y 
el ritmo, o la danza, que utiliza el ritmo sin armonía: pues los que la practican por medio de ritmos gesti-
culantes mimetizan caracteres, pasiones y actos” (González Pérez, 1982: 60).
Horacio en su Arte Poética insiste en la necesidad de que el creador revise y mejora la obra de 
arte una y mil veces hasta llegar a la excelencia: “Censurad el poema que no han corregido 
muchos días y muchas tachaduras no han pulido diez veces hasta poder desafiar a la uña 
mejor cortada” (González Pérez, 1982: 135). Esta insistencia en la búsqueda de la perfección 
se reitera con numerosos ejemplos, donde refiere que la obra de arte no sólo es producto de 
la inspiración, sino de la continuidad de una práctica, que puede realizarse después del sabio 
magisterio: “El tocador de flauta que toca en los Juegos Píticos, ha aprendido primeramente y 
ha tenido un maestro” (González Pérez, 1982: 140).
Hegel ordena las artes en un sistema que busca la manifestación sensible de las ideas. En las 
distintas artes hay diferentes grados de materialidad, que van desde la arquitectura y la escul-
tura (las más tangibles), pasa por la pintura y la música, hasta llegar a la desmaterialización 
que para él ofrece la expresión poética: La música “se desenvuelve en el campo de la imagi-
nación, que crea todo un mundo de objetos con el carácter determinado de las imágenes de 
la escultura y la pintura” (Hegel: 1947: 19). Las imágenes del mundo se volatilizan y a través 
de la imaginación y de la facultad de conservar las imágenes, estas se van sublimando hasta 
volver a materializarse a través de la expresión artística.
Muchos creadores (escritores, artistas plásticos y músicos) han tenido en cuenta las concepcio-
nes estéticas de los filósofos, y estas ideas han influido en ellos. Por otra parte, el espectador 
no es pasivo, y establece un diálogo con el creador, aportando su imaginación, sus vivencias, 
su capacidad de decodificación simbólica. La música y las artes plásticas requieren entonces 
de la participación activa de la persona, y su práctica proporciona las experiencias que permi-
ten interiorizar cuestiones inefables (Sarfson, 2015: 310).
Para los docentes de Educación Infantil y Educación Primaria, es importante recordar y tener en 
cuenta que cada una de las artes ofrece la posibilidad de un medio de expresión distinta, que 
involucra formas diversas de diálogo personal con distintos grados de concreción material. 
Aunque artes plásticas y música comparten la capacidad expresiva, la diversidad de medios 
y de técnicas lleva aparejada la posibilidad de ampliar el abanico de experiencias y aprendi-
zajes para sus alumnos. Distintas artes, distintas técnicas, distinto tipo de pensamiento. Todos 
valiosos en la experiencia formativa. Todos vinculados a un patrimonio cultural universal.
La iconografía musical
A lo largo de la Historia del Arte es posible encontrar numerosos ejemplos, en todas las épo-
cas, donde se pone en evidencia el atractivo que ha supuesto para los artistas plásticos la 
representación de sujetos musicales (instrumentistas o instrumentos, cantantes, danzas, esce-
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1 En cualquier estrato que nos movamos, nuestras identificaciones e interpretaciones de-penderán de nuestras herramientas 
subjetivas, y por esta misma razón tendrán que ser complementadas y corregidas por una visión de procesos históricos cuya 
suma total po-dría ser llamada tradición.
nas donde la música participa de una u otra forma). Algunas de estas obras (esculturas, relie-
ves, pinturas, etc) llegan a ser documentos complementarios para los estudios musicológicos, 
cuando reflejan prácticas musicales en sus contextos, o bien en los casos en que los artistas 
han plasmado instrumentos musicales con fidelidad a los modelos. Otras veces, la obra de 
arte plástico no es tan mimética, sino que tiene un carácter más simbólico, y representa ideas 
inefables relacionadas con determinado carácter de los instrumentos musicales o de sus prác-
ticas interpretativas (por ejemplo, escenas con instrumentos de cuerda como reflejo de lo apo-
líneo, o escenas pastoriles con instrumentos de viento como emblema de un locus amoenus). 
Por tanto, el conocimiento de las tradiciones mitológicas y religiosas completa el contexto del 
mensaje artístico, con conceptos que son, muchas veces, inefables.
Por esto, la iconografía musical puede ser un recurso para la docencia en todos los niveles 
de enseñanza, que lleva a conocer patrimonio histórico, y a enriquecer propuestas de activi-
dades que resulten motivadoras no sólo para el alumnado sino también para los docentes. 
La iconografía musical puede armonizar conocimientos, técnicas, metodologías, en suma: 
competencias docentes propias tanto de la educación musical como de la educación plástica 
(Sarfson, 2015: 310).
Por otra parte, toda obra de arte lleva implícita la cultura donde se origina, y en su estudio  es 
relevante  valorar  los posibles significados,  e  indagar  acerca  del  contenido  de  las  imá-
genes,  así  como  proponer  una interpretación cultural de la forma artística, de manera de 
contribuir a la comprensión de la cultura de un período determinado (Warburg, 2005: 223). 
Entonces, al enfrentarnos a una obra de arte plástico con representaciones musicales hay que 
intentar traspasar el tema evidente, e intentar aprehender el significado simbólico, para lo cual 
es necesario cultivar un rasgo importante en la profesión docente que es la empatía. Se han de 
distinguir varios niveles de experiencia: en primer lugar, la descripción pre-iconográfica, que 
menciona  el  tema  en  un  nivel  primario;  en  segundo  lugar,  el  análisis  iconográfico, 
que  expresa  el  contenido  convencional  identificando  sus  fuentes  pictóricas,  históricas, 
literarias;  y  en  tercer  término,  la  interpretación  iconológica,  que  pone  en  evidencia  el 
contenido  intrínseco  y  el  mundo  simbólico  expresado:  “In whichever stratum we move, our 
identifications and interpretations will depend on our subjective equipment, and for this very 
reason will have to be supplemented and corrected by an insight into historical processes the 
sum total of which may be called tradition” (Panofsky, 1955: 39)1 .  
En  todo  esto subyace  el  concepto  de  metáfora,  la  expresión  de  relaciones  entre  con-
ceptos  y,  en definitiva, la afinidad entre pensamiento abstracto y representación artística 
(Gombrich, 1972: 15). Todo esto, evidentemente, también tiene un amplio uso en el arte lite-
rario, y los símbolos e imágenes evocadas mediante el texto son un elemento fundamental en 
la elaboración poética. En la literatura (narrativa, dramática o lírica) también es frecuente el 
empleo de símbolos, y en especial mencionamos los elementos musicales de carácter simbóli-
co, como medio de referir conceptos abstractos, muchas veces complejos e inefables (Sarfson 
y Madrid, 2017: 232).
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Una posible aplicación en las aulas
Una vez realizado este recorrido a través de un marco teórico básico para sustentar propues-
tas de aula, se ofrecen a continuación ideas de posibles aplicaciones didácticas de carácter 
interdisciplinar, en las que la iconografía musical puede ser un recurso para dinamizar los 
aprendizajes y volcarlos en su faceta de aplicación práctica.
Para obtener imágenes de obras de arte de excelente calidad, las páginas web de los principa-
les museos del mundo ofrecen una fuente de recursos inmensa. Los museos han desarrollado 
departamentos didácticos y de difusión que permiten acceder a imágenes de excelente cali-
dad, útiles en este caso para disponer de recursos para la docencia.
Una vez seleccionado un repertorio de imágenes con iconografía musical, debe relacionarse 
cada imagen con una obra o fragmento musical. El docente puede aplicar la observación de 
la imagen en tres niveles de profundización (siguiendo la propuesta de Panofsky anteriormente 
mencionada): a) Descripción de  la  imagen  y  su  significado  primario,  b)  Valoración  de 
fuentes  históricas  o  alegorías que  sustentan  las  imágenes,  c)  Valor  simbólico  e  inter-
pretación  propiamente  dicha. Tanto en los distintos cursos de Educación Primaria, como aún 
en Educación Infantil, es posible referir algún aspecto en estos tres niveles, naturalmente se-
leccionando imágenes adecuadas para el nivel docente, así como las explicaciones en los tres 
niveles. Por otra parte, las audiciones seleccionadas deben ser también analizadas, mediante 
una metodología de audición activa, adecuando las categorías de análisis al nivel educativo: 
forma musical, carácter, características de la melodía o de los ritmos pueden ser punto de 
partida para la apreciación, estudio del lenguaje musical (puramente empírico o bien práctico 
y escrito, de acuerdo con el curso), interpretación vocal o instrumental, movimiento expresivo, 
etc.
Se trata, por lo tanto, de que la obra plástica constituya el punto de partida para la lectura de 
la imagen en los tres niveles, y también de las actividades de enseñanza y aprendizaje musical 
que correspondan según el currículum.
Por otra parte, la reelaboración plástica de las obras seleccionadas, realizada en forma indi-
vidual o grupal, constituye el siguiente paso dentro de esta propuesta docente, y puede reali-
zarse mediante técnicas expresivas diversas:
• Pueden recrear la obra completa o el recorte de un fragmento significativo.
• Puede llevarse la obra en dos dimensiones a una reelaboración tridimensional, o lo 
contrario.
• Puede valorarse la posibilidad de variar texturas, así como las técnicas expresivas y 
materiales que el docente considere más adecuados.
Asimismo, una vez finalizada la reelaboración personal de las obras, puede organizarse una 
exposición, y elaborar una Guía de exposición, para la cual el docente puede optar por dis-
tintos estilos y caracteres (Sánchez, 2014:32):
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• Expositivo-explicativo: Ofrece explicaciones referidas a los movimientos, estilos o téc-
nicas.
• Narrativo: hila las obras mediante un tema o incluso un relato.
• Descriptivo: se enfoca en la descripción de las piezas expuestas.
• Argumentativo: exalta la calidad de la colección obtenida.
• Instruccional: indica cómo se debe recorrer la muestra, si debe escucharse música, o 
bien observar la obra desde determinado ángulo, etc.
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que quienes se forman como docentes sean conscientes de su importancia, pero también para 
que tengan las herramientas didácticas necesarias para desarrollar su cometido profesional.
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